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Presentación 


De una invitación a vincularse con alguna actividad académica dentro 
del XIV Salón Regional de Artistas, Zona Centro Occidente, hecha por el 
equipo curatorial Residir a Casa Imago, surgió la idea de hacer el Taller 
de Crítica de Arte, cuyo resultado se recoge en las páginas siguientes. 


La concepción metodológica propuesta debía ser simple, dado que el 
tiempo disponible era realmente corto, pero a la vez se planteaba el reto de 
que sus alcances fueran amplios, pues se sabía que un resultado acertado 
permitiría estimular el inicio y la continuidad a algunos de los asuntos 
más urgentes para la escena artística local: la provocación y el fomento a 
una crítica de arte seria; el aporte a la superación del mutismo académico 
generalizado frente a las manifestaciones artísticas; la vinculación de 
jóvenes interesados en la escritura de crítica; la consolidación del puente 
necesario entre la obra y su público; la puesta en circulación de ideas 
frescas y calificadas sobre las obras recogidas en el Salón. 


Se hizo una convocatoria pública alos interesados, que buscaba ser amplia 
e incluyente. Por ello el taller se ofreció no solo a estudiantes o egresados 
de programas de artes, sino que además abrió puertas a interesados 
de los campos de la literatura, la filosofía, la filología, el diseño, la 
arquitectura, o cualquier otra disciplina que tuviera algún vínculo con 
las manifestaciones de las artes y la cultura. La única condición, que 
obedecía a la limitación temporal asignada al taller, se refería a que los 
candidatos debían estar cursando los últimos semestres de sus carreras 
o ser ya egresados. Estos grados de formación, esperaba, garantizarían la 
cercanía con la experiencia de la escritura académica. 


Ya con el grupo de 23 seleccionados, provenientes de múltiples disciplinas, 
se dio inicio a las actividades. En principio se estuvo discursando acerca del 
carácter del arte contemporáneo. Para ello se tomó como guía la introducción 
del libro “Después del Fin del Arte: El arte contemporáneo y el linde de la 
historia”, de Arthur C. Danto, (Paidos, Barcelona, 1999). Luego se dio paso 
a varios capítulos del texto “Estética cotidiana y Juegos de la Cultura”, de 
Katya Mandoky (Siglo XXI, México, 2006), y finalmente algunos apartes 
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de “Criticizing Photographs: an Introduction to Undertanding Images”, 
de Terry Barret (Mayfield, California, 1990). Un grupo de textos de 
referencia en extremo reducido, no cabe duda, pero que en su conjunto 
permiten una visión de lo general y del detalle, y de la teoría y de la 
práctica de la crítica de arte. 


Lo demás fue simplemente dejar rodar la experiencia creativa de cada 
integrante del taller, estimulándolos en la observación y uso de los cuatro 
elementos que Barret señala como esenciales en la crítica: la descripción, 
la interpretación, la teorización y el juzgamiento. 

El lector de este compilado de textos de crítica los juzgará desde los 
resultados concretos, palpables e ineludibles que cada autor ha logrado. 
Pero también ha de tener presente, no como un atenuante, sino como un 
dato circunstancial, que se enfrenta a un conjunto de escritos resultantes 
de un experimento inicial, en el que se recogen las ideas de jóvenes 
inquietos con la escritura de crítica de arte, la mayoría de los cuales se 
acercan por primera vez a este reto. También el lector habrá de notar la 
variedad en los estilos de la escritura y, probablemente, la preexistencia 
de conocimientos vinculados a diversas disciplinas. De nuevo alerto sobre 
la existencia de textos en los que se sentirá, sin duda alguna, la mirada 
reflexiva propia del arquitecto, del literato, del filólogo, del artista, del 
diseñador, del filósofo, del comunicador, del historiador. 


Frente a los textos producidos he procurado tener la mínima intervención. 
Tengo la convicción de que cada uno de estos jóvenes debe encontrar 
su propio tono, perfilar su estilo particular, tener confianza en sus ideas 
personales. Básicamente es esto lo que encontrarán bajo cada título: 
el resultado del reto asumido a profundidad por cada uno de los 
participantes del taller. Mi papel, como director de esta empresa, ha sido 
apenas el de estimulador, insinuador y orientador de una experiencia 
reflexiva argumentada. Nada de mis convicciones se recoge en las ideas 
de los autores, salvo la creencia de que el método de reflexión y escritura 
propuesto permite lograr resultados positivos en un corto tiempo. 


Encontrará, amigo lector, un primer texto que hace un abordaje a la 
concepción del proyecto curatorial “Residir: de la ventana hacia adentro, de 
la ventana hacia fuera”, y luego, en el orden en que en este texto se señalan 
las obras seleccionadas e invitadas al Salón, el texto escrito por cada uno de 
los restantes 20 integrantes del taller. La infortunada partida de una de las 
participantes del grupo me entregó la afortunada posibilidad de escribir sobre 
una de las obras. 
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En nombre de los integrantes del taller, un agradecimiento al grupo 
curatorial “Residir” por la invitación y el voto de confianza, a todo el 
equipo del Museo de Arte Moderno de Medellín por su apoyo decidido, 
a los artistas del Salón por la generosidad de sus palabras, y a los ambles 
lectores de este texto por darse la oportunidad de mirar las obras del 
Salón desde una perspectiva diferente que, alineada o en contravía de sus 
percepciones, incrementará su reflexión y su conocimiento sobre el arte 


contemporáneo. 


Espero que este sea el primer resultado de un largo camino por recorrer. 


Carlos Alberto Galeano Marín, 
Profesor de la Universidad de Antioquia 
Director de Casa Imago, Espacio para el Pensamiento Creativo 


Contemporáneo. 


fa. 
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Sobre la importancia del taller de crítica 


Para el Departamento de Educación y Cultura del Museo de Arte Moderno 
de Medellín es un gusto apoyar la realización de esta publicación, surgida 
del Taller de Crítica, ofrecido por Carlos Galeano desde Casa Imago, en el 
marco de la agenda académica del XIV Salón Regional de Artistas Zona 
Centro Occidente y la curaduría Residir, liderada por el equipo de trabajo 
de Residencia en la Tierra. 


Estamos seguros de la importancia que tiene fomentar ejercicios de 
reflexión e investigación sobre las prácticas artísticas contemporáneas y, 
a su vez, de la relevancia que tiene la construcción de discurso sobre las 
mismas en la búsqueda de horizontes de sentido sobre las obras y los 
procesos de creación que se están dando en la escena local. 


Como característica común a este proyecto residen lo joven y lo 
emergente, pues tanto el equipo curatorial, como el grupo de artistas 
seleccionados y los participantes en el taller de crítica -en su mayoría- no 
superan los treinta años, siendo para muchos el primer texto de crítica 
que escriben. De esta manera asumimos esta publicación y estas ideas 
desde 'su carácter experimental, como una metodología susceptible de 
ser mejorada y replicada en futuras exposiciones, como un semillero en 
construcción que sugiere elementos para la interpretación de las obras 
que conforman este salón. 


Jorge Bejarano Barco 
Director Departamento de Educación y Cultura 
Museo de Arte Moderno de Medellín 
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El Taller de crítica como complemento de la 
curaduría Residir, de la ventana hacia adentro, 
de la ventana hacia afuera 


Para el equipo curatorial Residencia en la Tierra es un honor contar 
con esta publicación nacida del Taller de crítica, bajo la generosa 
coordinación de Carlos Galeano y gracias al apoyo del Museo de Arte 
Moderno de Medellín. Aquí se condensan el interés y la capacidad de 
abordar las obras que conforman la muestra más allá de lo que cualquier 
espectador y de lo que nosotros como equipo curatorial hubiéramos 
imaginado. 


El taller de crítica se suma a los ejercicios vivenciales propuestos desde 
los inicios del proyecto curatorial. Para quienes no están familiarizados 
con la curaduría Residir, explicamos brevemente a lo que nos estamos 
refiriendo. Desde el comienzo planteamos este proyecto para que 
hubiera encuentros, diálogos, experiencias entre todos aquellos que 
lo conformaran. Todo esto por una razón. Residencia en la Tierra, la 
residencia artística que hemos conformado en zona rural del Quindío, 
funciona como un espacio donde las personas se reúnen con el fin de 
crear, desarrollar y compartir sus proyectos y sus ideas. Motivados por 
la experiencia obtenida, quisimos hacer una curaduría basada en las 
mismas dinámicas que observamos en la Residencia. Así, como parte del 
proyecto curatorial, realizamos una residencia de 15 días en Residencia 
en la Tierra, donde los 16 artistas que elegimos por convocatoria 
estuvieron reunidos para potenciar sus proyectos y ponerlos en diálogo 
con los demás artistas seleccionados. 


Otra de las propuestas para acercar a los participantes del Regional entre 
sí fue la página web www.elresidir.org, donde colgamos la convocatoria, 
el recorrido de las visitas a los artistas en sus propias casas y talleres, y 
posteriormente, una vez seleccionados, el proceso que los artistas nos 
enviaban sobre cada una de sus obras. 


Las actividades paralelas propuestas, entre ellas el Taller de Crítica, 
se diseñaron con la intención de que los participantes se reunieran 
en espacios amenos para la creación, que quienes los coordinaran y 
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participaran en ellos pasaran un buen momento, y a la vez produjeran 
reflexión y conocimiento que enriqueciera no sólo la exposición y 
los circuitos del arte local, sino que pudiera extenderse hacia otras 
instancias, públicos y disciplinas. 


Precisamente esto es lo que la presente publicación evidencia. Las 
reflexiones que aquí se tejen dotan a las obras de una existencia en el 
lenguaje de las palabras que les permitirá sobrevivir por encima de su 
permanencia dentro de la sala de un museo y de su registro visual, pues los 
textos no sólo las describen, sino que presentan una mirada sobre ellas, 
la de quienes interrogaron, intuyeron, entraron y luego sincronizaron sus 
percepciones con sus ideas y tuvieron la disciplina de ordenar, sentarse a 
escribir; y el valor de entregar el resultado de ese proceso para que fuera 
publicado y leído por todo aquel que quisiera adentrarse en el 14 Salón 
Regional Centro Occidente. 


21 textos que ofrecen una nueva perspectiva del 14 Salón Regional de 
artistas de la Zona Centro Occidente y de la curaduría “Residir, de la 
ventana hacia adentro, de la ventana hacia afuera”. 21 textos que surgen 
de un arduo trabajo de cinco semanas, donde un grupo de personas, 
provenientes de diversas disciplinas, se reunieron a leer, dialogar, 
preguntarse, asociar, tomar nota, con el objetivo de que cada uno 
construyera un texto sobre alguna de las obras del Regional. 


Sabemos que los participantes del Taller de Crítica tuvieron que hacer 
un gran esfuerzo para estar presentes durante todo el proceso, y esta ya 
es una razón suficiente para sentirnos orgullosos de que esta exposición 
y cada una de las obras que la conforman hayan despertado tal interés, 
hasta el punto de haber sacado a estas personas de sus labores cotidianas 
y haberlas puesto a recorrer la exposición con otros ojos. Ojos más 
agudos, ojos con menos afán. 


Nos imaginamos a cada uno de los participantes frente a la obra elegida; 
cómo fueron desprendiéndose de los velos de la pereza, la incomprensión, 
la incomodidad, el silencio; cómo fueron leyendo la obra elegida en sus 
diferentes ángulos, cómo de pronto se sintieron atraídos por un guiño 
y vieron cartografías invisibles, y luego, cómo conformaron un discurso 
capaz de traducir lo que en cada sesión y a medida que se adentraban más 
y más en la obra, iban descubriendo. 


El proceso de interacción entre cada escritor con la obra elegida varía 
(según la disciplina de la que proviene, su sensibilidad, su experiencia), 
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como también varían los estilos, las voces y los ritmos. Sin embargo, los 
textos reunidos en esta publicación tienen en común ese esfuerzo, que 
toda crítica supone, de no quedarse en la superficie, de sumirse en las 
obras incluso sobrepasando los límites de la mirada. 


Si las obras de la exposición hicieron posible esta publicación, nos 
preguntamos qué vendrá con la recepción de estos textos, ¿quizás una 
nueva exposición? ¿Crítica de la crítica? Esperamos que las lecturas 
que de aquí se desprendan contribuyan a la reacción en cadena que 
toda manifestación artística debería suscitar; esperamos provocar el 
interés por continuar con este tipo de ejercicios que tanto enriquecen la 
producción artística del país. 


Pedro Nicolás Villegas 

Fátima Vélez 

Daniel Santiago Salguero 

Elena Landínez 

Sebastián Cruz 

Equipo curatorial Residencia en la Tierra 
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14 SALONES REGIONALES DE ARTISTAS, 
ZONA CENTRO OCCIDENTE 
RESIDIR: DE LA VENTANA HACIA ADENTRO, DE 


LA VENTANA HACIA FUERA 
Por María Beatriz Villa Calanche 


Dentro del ámbito contemporáneo las residencias artísticas no solo 
constituyen experiencias enriquecedoras para el proceso de creación, 
sino que además instauran una dinámica de trabajo significativa, ya que 
promueven un espacio de inmersión orientado a la reflexión profunda 
sobre la manera de concebir el arte. Del mismo modo, brindan la 
oportunidad de construir nuevos espacios en los que se participa con una 
cantidad determinada de personas que aportan diversos puntos de vista, 
opiniones o apreciaciones explícitas. En estos espacios se construye un 
campo de intercambios en el que, como apuntaría Bourdieu, “la relación de 
un creador con su obra se encuentra afectada por el sistema de relaciones 
sociales en la cuales se realiza la creación como un acto de comunicación 
(2007: 9).” En este sentido, puede hablarse de las “residencias artísticas” 
como espacios donde se establecen comunidades en las que se comparten 
valores y prácticas, y en las cuales se plantea un modus vivendi en 
consonancia con las aptitudes artísticas y el proceso creativo. 


Bajo esta idea se crea el proyecto “Residencia en la tierra”, una residencia 
artística rural con el propósito de generar un espacio de creación y conocimiento. 
El concepto Residir: de la ventana hacia adentro, de la ventana hacia afuera 
tuvo su punto de partida en el estudio de las políticas de vida de los artistas 
—sus maneras de vivir, de asumir el espacio y el trabajo artístico- que más 
- tarde establecería una investigación audaz acerca de las relaciones entre los 
seres humanos y sus territorios interiores, domésticos, geográficos y políticos. 
“Residencia en la tierra” dotó a los artistas con nuevos modos de sentir, de 
percibir y de relacionarse con el tiempo y con el espacio, con una nueva forma 
de reconocerse y de juntarse' , partiendo de la simbología de la ventana como 
zona intermedia de comunicación entre el interior y el exterior, y como signo de 
posibilidades para comprender las propias formas de vida y la vida de los otros. 





1 Es decir, una “comunidad de sentimiento” para utilizar el término de Arjun Appadurai (La 
Modernidad Desbordada. Dimensiones culturales de la globalización. 2001, p. 11) 
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A lo largo de la historia del arte la ventana ha representado el anhelo 
hacia el exterior infinito y ha funcionado como un elemento que suscita 
la mirada hacia la vida interior. Pero ¿es esto lo que los artistas que 
conforman la muestra del XIV Salón Regional de Artistas Centro 
Occidente quieren reproducir? 


Guiada por la noción de “Residir” — entendida como el vivir, radicar, 
habitar o morar en un lugar interior o exterior determinado-, la curaduría 
2puso en diálogo proyectos con un trasfondo conceptual que da cuenta de 
la relación artista-espacio cotidiano, que implica cuestionamientos muy 
particulares sobre la realidad circundante y evidencia el tránsito hacia el 
interior de la ventana o hacia los espacios más íntimos: el ser, la mente, la 
casa, la historia personal y familiar; así como el tránsito hacia el exterior 
de la ventana o hacia los espacios menos íntimos: los dominios de la 
naturaleza, la ciudad, la región y la nación. Entonces no se trata de la 
representación simbólica de la ventana como simple elemento evocador 
de una realidad exterior inalcanzable ni como elemento sugerente de 
las actitudes internas del artista, en este caso se trata de representar 
cómo se lleva a cabo el recorrido introspectivo desde aquellos espacios 
interiores e íntimos (que bien pueden aludir a la memoria, los recuerdos 
olos afectos) hasta espacios exteriores que sugieren vínculos con lugares, 
objetos y personas, partiendo siempre de reflexiones individuales. 


Como parte del proceso curatorial, una página web alberga informes 
descriptivos de los artistas que demuestran otras etapas del desarrollo 
de los trabajos y a la vez son una manera de exhibir y dejar testimonio 
del complejo y particular proceso artístico. Esta plataforma proporcionó 
las herramientas necesarias para evidenciar las fases de la investigación, 
al mismo tiempo que conformó un espacio vivencial de trabajo capaz de 
generar diálogo entre los participantes, registrar reflexiones y reacciones 
ante experiencias de vida. Así pues, es de suponer que el concepto 
“Residir” marca una trayectoria que va desde el radicar en un espacio 
virtual que no está identificado geográficamente, pero que constituye un 
primer acercamiento al espacio ideal de trabajo; el habitar en un cuerpo; el 
morar en el espacio doméstico, cotidiano; hasta el asentarse en un espacio 
geográfico físicamente identificado como fue el de la residencia artística. 


2 Realizada por un colectivo de cinco personas: Sebastián Cruz, Elena Landínez, Daniel 
Santiago Salguero, Fátima Vélez y Pedro Nicolás Villegas, quienes a través de una convocatoria 
preseleccionaron a 70 artistas para ser visitados en sus respectivas viviendas, de los cuales 
fueron elegidos 15 para participar en el 14 Salón Regional de Artistas Centro Occidente, quienes 
convivieron 15 días en la residencia para artistas Residencia en la Tierra con el fin de que reflex- 
ionaran sobre sus propuestas para el Salón. 
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No obstante, es necesario destacar que si bien se comprendía desde 
un comienzo que el período de residencia y la exposición como tal 
conformaban dos instancias separadas —que la exposición no iba a 
dar cuenta de lo vivido en la Residencia y que no sería una exposición 
del “proceso” de una residencia— es indiscutible que lo experimentado 
durante ese período forma parte fundamental del desarrollo de las obras 
y que por lo tanto es de suma importancia reconocer los lazos existentes 
entre ambas, pues las obras se constituyeron a partir de todo el sistema 
de relaciones sostenido en “Residencia en la tierra”, un espacio colectivo 
de interacción, que dio como resultado un entorno expresivo propicio 
para el análisis, la crítica y la creación artística libre, un medio para 
establecer relaciones entre creadores, tutores y curadores. Es así como 
el sustento teórico de la exposición se inspira en una vasta reflexión 
sobre el entorno y el medio natural, por lo que los diversos proyectos 
manifiestan una articulación entre el artista y su forma de ser en el 
mundo, en armonía con los discursos artísticos contemporáneos que 
buscan concientizar sobre el ambiente y los contextos vivenciales, al 
mismo tiempo que sintetizan exploraciones emblemáticas sobre los 
mundos personales de los artistas. 


Residir recoge diversos trabajos aparentemente disímiles pero que muy 
en su interior conforman una red de vínculos que expresa claramente 
el concepto de la propuesta curatorial. Estos incluyen distintas técnicas 
(pintura, fotografía, instalación, video, multimedia y performance) pero 
cada uno aborda cuestionamientos sobre el “residir” desde diferentes 
perspectivas e impone una mirada personal distinta. A pesar de que el 
entramado de relaciones que se puede establecer entre las obras admite 
su incorporación dentro de múltiples y calidoscópicos acercamientos 
—y que por lo tanto no sería lo más adecuado encasillarlas dentro 
de categorías específicas— es posible distinguir tres ejes temáticos 
centrales, que aunque en diferente medida se presentan también en 
la totalidad de los trabajos, resultan de utilidad a la hora de ordenar o 
sistematizar el conjunto de obras. 


El primer eje temático tiene que ver con la indagación acerca de cómo 
se crean vínculos interrelacionales que demuestran diversas maneras 
de residir junto a otros en el mundo. La manera de establecer nexos con 
otros —objetos, personas, ciudades— (Fredy Clavijo, “Viaje Imaginado”); 
la identificación de afinidades entre las personas dentro de sus recintos 
habitacionales (Estefanía González, “De la ventana indiscreta”); la reflexión 
acerca de la adaptabilidad a otros lugares, circunstancias o vivencias 
(Natalia Castañeda, “REDsidir en la Matriz”); la problematización 
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del proceso de comunicación y sus posibles transformaciones desde 
la palabra hasta el objeto (Paul Barrios, “Efecto Nodo”); la indagación 
de actitudes o comportamientos impuestos por la sociedad a partir de 
acciones performáticas y el uso de objetos absurdos (Colectivo INPAR, 
“Statu Quo, el estado de la casa”); las experimentaciones sonoras para 
establecer una conexión con el entorno natural mediante el análisis de 
los procesos de nacimiento y muerte en otros seres vivientes (Mauricio 
Rivera, “Chicharra Armónica”); la exploración de la vida cotidiana 
como pareja y los cuestionamientos acerca de las micro-políticas de las 
relaciones afectivas (RoSa Artistas, “Pieza de Corazón”). 


El segundo eje está relacionado ala recuperación de la memoria individual 
o colectiva como un intento de rescatar la identidad y reflexionar acerca 
del ser interno. Precisamente la indagación de la genealogía para 
construir un relato de la historia personal que hace un guiño a la historia 
colectiva (Sebastián Restrepo, “Láquesis o Décima; Diez oh Fortuna”); la 
reflexión en torno a una experiencia en la que la interacción a través del 
juego forma parte fundamental en el retorno a la infancia, con el fin de 
sanar heridas pasadas (Jorge Iván Agudelo, “La Primavera”); los intentos 
de recuperación de la memoria histórica a través de actos simbólicos que 
utilizan la luz como sanación (Santiago Escobar-Jaramillo, “AIN KUIN: 
Colombia, tierra de luz”); la propuesta de una nueva visión a partir de 
fragmentos de objetos, cargados de historia, y el establecimiento de un 
orden distinto de las cosas (Alejandro Tobón, “Configuraciones frágiles 
para un final de mundo”); las cavilaciones íntimas a través de la catarsis 
como rememoración de un pasado personal que busca la sanación 
psíquica (Georgina Montoya, “Expresionismo Digital: Del auto-retrato 
como catarsis”); el trazado de un recorrido íntimo por la memoria a 
través de la lectura e identificación del territorio geopolítico como huella 
y testimonio del ser humano (Federico Ríos, “La Firma de los Ríos”) y el 
proceso de engendrar un estado reflexivo desde el cuerpo para activar 
la memoria personal, en un intento de regresión hasta el útero materno 
(Nathaly Rubio, “Cuerdas que vibran”). 


El tercer eje agrupa las exploraciones del lugar de pertenencia o del 
espacio apto para residir en un ámbito interno o externo, material o 
inmaterial, individual o colectivo. Este es el caso de los ensayos con el 
agua como soporte artístico, ya que su condición líquida o maleable es 
capaz de desequilibrar el cuerpo imposibilitándolo para encontrar un 
refugio (Natalia Gil, “En Vano”); la observación del agua como fuerza de la 
naturaleza que obliga a la modificación de los interiores y que demuestra 
la capacidad del ser humano para habituarse a su lugar de residencia 
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(Gustavo Toro, “Piso de Agua”); la exploración de la ciudad como lugar de 
tránsito y el dilema de hacer que ésta se sienta como un espacio habitable 
(Andrea Carolina Muñoz, “Lugar-No-Lugar”); la concepción acerca de la 
individualidad humana como ilusión dentro de la sociedad, que a su vez 
se refleja en ciertas secuencias repetitivas del universo (Lwdin Franco, 
“Es arriba como es abajo); la experimentación con formas geométricas 
que se mueven en el espacio y que por su naturaleza material representan 
un adentro y un afuera (César del Valle, “adentro-afuera, adhesión/ 
inmersión, exhaución, falsos desarrollos de curvaturas positivas”); la 
propuesta que manifiesta un proceso de apropiación de los espacios 
al generar cambios y transformaciones en la arquitectura (John Mario 
Ortiz, “Reformas”) y la invitación a incluir al espectador como parte 
esencial de un espacio acondicionado para la observación de la obra arte, 
a través de un paisaje que representa el exterior de la ventana, a la vez 
que cuestiona las densidades corpóreas de masas y volúmenes (Natalia 
Castañeda, “Ficciones para una postura presente”) 3, 


Cada una de estas obras actúa como la ventana a través de la cual los 
artistas nos invitan a conocer sus propias percepciones acerca del 
“residir” en el mundo; pero si bien ellos ponen sobre el tapete historias 
compartidas y emociones comunes, apelando en la mayoría de los casos 
a la memoria del espectador, se les ha de juzgar en función de su modo 
y su capacidad de cuestionar el concepto curatorial que a primera vista 
debe salir a luz. Si se toman en cuenta las múltiples posibilidades de 
interpretación que estas obras admiten, es necesario que el ojo afinado 
del espectador devele por sí mismo la relación de cada una de ellas con 
la idea del “residir”, si por el contrario el espectador no es capaz de 
ahondar en los significados implícitos se hace inminente resaltar que el 
componente conceptual de cada trabajo está por encima de los procesos 
de ejecución o fabricación. A mi modo de ver, estos se dirigen más a 
nuestra mente que a nuestra mirada, por lo que la experiencia estética 
del conjunto viene dada o no en la medida de la capacidad individual de 
profundizar en la idea central de las propuestas. Sólo así y conforme a lo 
dicho, el proyecto curatorial habrá cumplido con su cometido. 


Referencias bibliográficas: 

Bourdieu, Pierre (2002). Campo de poder, campo intelectual. Buenos Aires: Montressor. 
Appadurai, Arjun (2001). La Modernidad Desbordada. Dimensiones culturales de la 
globalización. Buenos Aires: Fondo de Cultura Económica. 





3 Es conveniente señalar que Natalia Castañeda, Gustavo Toro, Federico Ríos, Santiago Esco- 
bar-Jaramillo y RoSa Artistas no participaron de “Residencia en la tierra”. Estos son creadores 
invitados a formar parte de la exposición ya que sus obras se ajustan al concepto curatorial. 
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I. “Un Viaje Imaginado”, de Fredy Clavijo 
Por Laura Alejandra Rubio León 


Itinerario: Bombay, Buenos Aires, Japón, Las Vegas, Berlín, Tokio, Boston, 
La Habana, La Florida, Málaga, Galicia, San Diego. Un viaje alrededor del 
mundo en menos de tres meses, extenuante pero maravillosa travesía, al 
final de la cual podrá tener una colección de imágenes suyas en los lugares 
emblemáticos de cada uno de los sitios visitados. A un bajo costo y más 
cerca de lo que usted creería, a tan sólo unos minutos de su casa. Disfrute 
de nuestros servicios. 


En la era de la globalización cualquier viaje es posible. Nos encontramos 
a un avión de distancia de cualquier territorio desconocido, o a un “click, 
o aún mejor, a unos cuantos minutos en bus desde su casa. Fredy Clavijo 
propone una travesía por los barrios de Pereira como una vuelta al 
mundo en la que puede armar su colección de fotos de viaje: se le ve de 
“frack' junto a una máquina tragamonedas en Las Vegas, con camisa del 
Che Guevara en La Habana y con la correspondiente chaqueta térmica 
en Boston. Entre muchas otras evidencias de su viaje por el mundo, a 
través de sus gafas negras de turista, se pueden ver los diferentes paisajes 
recorridos; diferentes franjas de imágenes se suceden como líneas 
paralelas de un mismo viaje. 


Clavijo se hace turista en su propia ciudad, no para reconocerla 
como territorio que se construye en su sensibilidad, sino para leerla 
irónicamente desde el lenguaje, hasta el punto de poner en tensión la idea 
de paisaje. Si antes de la fotografía el viajero emprendía la travesía con 
el objetivo de establecer una cartografía que diera cuenta de la realidad 
percibida, ahora con fotos detalladas de cada uno de los rincones de la 
tierra cualquier persona puede emprender un viaje simulado a donde 
quiera. Mientras el viajero del pasado construía el paisaje como lenguaje 
pictórico, el viajero de hoy “clickea” en la imagen en busca de éste. Pero 
para Clavijo el viaje no es ni lo uno ni lo otro. No recorre la ciudad 
como paisajista ni como navegante web, se queda en el intersticio, pero 
se pone las gafas del simulacro, ya que construye su obra a partir de la 
desconexión entre el territorio y el lenguaje. 
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En Viaje Imaginado' se indaga y se observa irónicamente el paisaje, ya 
que se señala el desfase existente entre el nombre y el lugar. El artista 
emprende un viaje durante el cual no se preocupa por manifestar las 
cualidades sensibles del territorio, sino que desplaza esa experiencia para 
construir una ficción/simulacro. Se trata de un viaje ficcional alrededor 
del mundo, en el que es posible imponer el nombre al territorio y hacer 
de ello una experiencia del habitar. En lugar de buscar la especificidad del 
lugar, le interesa indagar la arbitrariedad del lenguaje y su subsiguiente 
convencionalidad. No se trata de una crítica a las razones por las cuales 
fueron atribuidos dichos nombres a los barrios (ya que podría haber sido 
cualquiera), sino al estereotipo de la imagen de viaje. 


Clavijo juega con los imaginarios que rodean los nombres de los barrios 
de Pereira, y se pone y dispone como turista en la construcción del paisaje 
como ficción. Así, en cada una de las fotografías que componen la obra 
se puede observar la recreación del lugar como imagen, a partir de los 
mitos comerciales que rodean cada uno de los nombres de las ciudades 
que refieren. En esa medida, el viaje que plantea Clavijo no se realiza por 
el territorio, sino por el nombre como convención comercial de turismo. Es 
así como la obra insinúa el modo en que el viajero contemporáneo puede 
perderse en los pliegues existentes entre el territorio y el simulacro, este 
último que ha sido construido como producto comercial. En ese sentido, 
la irónica ficción del viaje se burla de la imagen que se impone al paisaje, 
sin que pueda llegarse al lugar. 


De ese modo, Clavijo logra señalar críticamente la posibilidad del viaje 
sin él, es decir, la simple permanencia de éste en la fotografía como 
evidencia de una estadía que no logra construir lugar. El paisaje aparece 
entonces como un telón de fondo que así como puede ser verdadero, 
también puede ser ficcional. El paisaje ya no importa, sino el modo en 
que el viaje puede constituirse o no como un habitar. 
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Fredy Clavijo, Exposición Museo de Arte Moderno de Medellín // Fotografía: Victor Robledo 
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Fredy Clavijo, Exposición Museo de Arte Moderno de Medellín // Fotografía: Daniel Santiago 
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IT. “De la Ventana Indiscreta”, de Estefanía 


González 
Por Liliana Patricia Correa 


A través de una ventana observamos cómo pasa la vida delante de un 
cristal. El tiempo transcurre y nos convertimos en espectadores, en 
público de historias anónimas, particulares o universales; construimos 
historias a partir de fragmentos de tiempo, donde no podemos intervenir, 
ni queremos dejar de mirar, y pretendemos que no nos afectan. La ventana 
es la metáfora por excelencia de un marco que nos separa de una realidad 
a través de la cual somos posibles. También es el encuadre del fotógrafo 
y es, a la vez, un símbolo para hablar de la curiosidad, la indiscreción, lo 
que se encuentra oculto, un modo de entrometernos en la vida privada de 
los otros. Como si determinase su relación con la fotografía, con el arte 
en general, una ventana sin luz no nos interesa, se convierte en un objeto 
vacío, sin profundidad. Al igual que en la fotografía, la ventana establece 
un juego permanente con la mirada, con la luz. 


El título de la obra “La Ventana Indiscreta”, de Estefanía González, nos 
recuerda la película de 1954 de Alfred Hitchcock con el mismo título. Así 
como Jeffries (protagonista de la película, un fotógrafo que descubre un 
asesinato mientras observa la vida de sus vecinos a través de la ventana), 
Estefanía ve más allá de las situaciones que se plantean como normales. 
La artista nos invita a fisgonear en el mundo íntimo de sus vecinos, 
con una pequeña diferencia: al nombrar cada fotografía nos introduce 
directamente en el sentido de lo que ella está observando, no nos permite 
la fábula libre, como lo hace Hitchcock con el personaje de Jeffries. 


Su obra se plantea como interactiva. Se nos presenta en una pantalla plana 
y un mouse de computador. Cuando el espectador se acerca, observa un 
conjunto de fotografías con la posibilidad de hacer “click” en cualquiera 
que centre su atención. Cada fotografía tiene un título creativo, a veces 
en inglés, el cual suscita una intención comunicativa relacionada con la 
imagen que se observa. No se tarda mucho en identificar que es un álbum, 
con fotografías tomadas desde una ventana que mira a otras ventanas, en 
las que predomina la presencia de la cortina que separa ambas realidades; 
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un conjunto de imágenes sugerentes que invitan a ser recorridas y vistas en 
el mayor tamaño posible para contemplar cada uno de sus detalles. 


Desde hace dos años Estefanía observa sistemáticamente a sus vecinos, 
como un ejercicio de fino voyerismo provocador. Para el desarrollo de este 
proyecto, publica sus imágenes en el blog http: //delaventanaindiscreta. 
blogspot.com/ donde afirma que las imágenes son como la vida: se 
repiten día tras día y, a su vez, ella se repite a sí misma, espiando las vidas 
de sus vecinos como un acto rutinario y de doble juego, donde plantea un 
uso de la fotografía para observar la vida privada de los demás. 


La obra hace referencia a una ventana que mira hacia afuera el adentro 
de otra ventana: la intimidad, el hogar, el habitar de las personas que 
rodean su propio hogar, su casa. Desde su ventana, Estefanía observa 
las comunes torres de estrechos apartamentos en una zona residencial, 
vivencia un paisaje limitado que deja de ser urbano para convertirse en 
íntimo. Sus fotos narran eventos cotidianos, momentos privados que 
muestran a un fotógrafo perspicaz, que espera pacientemente el momento 
preciso para obturar, o sencillamente se deja seducir por las formas, la luz 
o el color de la escena que se sucede a través de su visor. 


La ventana, presente en sus imágenes, funciona como un marco que 
divide el exterior del interior. En el espacio exterior la vida se muestra 
dinámica y fluida: todos los personajes que observa la artista están 
activos, en constante movimiento, comiendo, viendo televisión, haciendo 
aseo, realizando tareas cotidianas. En el espacio interior, ella se encuentra 
estática, su ventana permanece abierta para contemplar el paisaje y, al 
parecer, no se desplaza dentro de su casa. La ventana es el portal que 
le permite contactarse con los demás, sin ningún contacto físico, solo a 
través de su lente. Desde un pequeño espacio interior se contempla la 
vida del mundo exterior, el concepto del proyecto curatorial “El Residir” 
se proyecta en gran medida a través de esta obra. La pequeña metrópoli 
observada desde la ventana pone de manifiesto también el concepto 
de metonimia (la parte por el todo): la ventana es el recurso para ver 
el mundo y todo lo que acontece dentro de él; como también lo es el 
visor de la cámara. Una relación directa con la fotografía y la necesidad 
de capturar un momento privado que se vuelve público, una residencia 
íntima expuesta, la historia de quien ve primero. 
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Estafanía González, Exposición Museo de Arte Moderno de Medellín // Fotografía: Daniel Santiago 





Estafanía González, Exposición Museo de Arte Moderno de Medellín // Fotografía: Victor Robledo 
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IT. REDSsidir en La Matriz”, de Natalia Castañeda 


Por María Alejandra Román Piedrahita 


“REDsidir en La Matriz” nos lleva a pensar en el gran aporte que 
pueden llegar a tener las artes plásticas en la configuración de un 
territorio abierto a la espiritualidad, a visualizarnos en el otro, abiertos 
al encuentro. Esta obra hace parte del repertorio relacional donde la 
importancia que se le da al objeto creado pasa a un segundo plano para 
ser re-emplazada por la importancia que se le da a la RED cultural 
producto de las relaciones sociales. 


A pesar de que para nadie es un secreto que este tipo de manifestaciones 
abundan en América Latina, tal vez por ser esta una población 
potencialmente carente de recursos económicos y por la precariedad con 
la que los gobiernos asumen los rubros de educación y cultura, esta obra 
es naturalmente, como diría Wassily Kandinsky, una “hija de su tiempo” 
por su carácter relacional, su proceder a través de una residencia artística 
y el cambio del modelo objetual. El ejercicio relacional pone de manifiesto 
la disolución entre cualquier línea que pueda obstruir la relación entre 
arte y vida, y es aquí donde resulta conveniente la participación de esta 
pieza con el concepto del “Residir”. 


La obra hace parte de un proceso de residencia en La Matriz, provincia de 
Valparaíso, Chile, a finales del año 2011, dato fundamental para abordar 
su formalización, ya que en éste se inscriben una serie de pistas que 
nos revelan algo, aunque de manera somera, del proceso vivencial. Al 
observar “REDsidir en La Matriz”, de Natalia Castañeda, percibimos la 
espiritualidad y la inmaterialidad de los signos sensibles de los cuales está 
compuesta la formalización: una red que se teje en comunidad en favor 
de la misma, es aquí donde vemos que hay una fuerte relación entre el 
signo y su sentido, siendo este último el portador del sincrónico proceso 
sucedido en la residencia. 


Es pertinente mencionar que la formalización que se le da aquí al proyecto 
es sólo uno de los momentos que compusieron la experiencia relacional 
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acontecida en Chile. La artista tenía otro proyecto en mente que cambió 
gracias a su mirada objetiva y juiciosa: “Desde ahí pude mapear la 
dinámica propia y contrastada del lugar; identificando a sus habitantes, 
sus rutinas, sus paseantes, los encuentros, sus guardianes, quienes 
trabajaban, colaboraban, daban, se asentaban, tomaban o rezaban, 
jugaban o visitaban, comían o defecaban.”* Una vez identificadas las 
dinámicas, su devenir con la comunidad se hizo de manera natural, siempre 
receptiva a todos y todas sin excepción, donde el objetivo era propiciar un 
estado de encuentro y de relaciones dinámicas, logrando así un espacio- 
tiempo apropiado para vincularlos a través del dibujo en la concientización 
sobre el territorio habitado y su identificación como comunidad. 


Referencias bibliográficas: 
Kandinsky, Wassily (1944), De Lo Espiritual En El Arte, PREMIA editora S.A., página 7. 





ET 


Natalia Castañeda, Exposición Museo de Arte Moderno de Medellín // Fotografía: Daniel Santiago 





1 Castañeda, Natalia, Informe REDsidir en La Matriz, página 10 
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IV. Efecto Nodo”, de Paul Barrios 


Por Juan Camilo Sánchez Gutiérrez 


La comunicación verbal se ha vuelto obsoleta y absurda. Las palabras, 
que pretendían dar cuenta de cosas, sentimientos, objetos, conceptos, 
han sido desenmascaradas. Las personas se han hartado de ellas y han 
recurrido a otros medios, viejos medios, para comunicarse. Han optado 
por un sistema que les permita resguardarse y evitar la siempre compleja 
trampa de la conversación. 


La obra Efecto Nodo, que da cuenta de este cambio, está conformada por 
un elemento escultórico que muestra el nuevo medio: un conjunto de 
poleas y cuerdas se ha creado para que las personas puedan comunicarse. 
Una ficción presentada en video dispuesta en dos pantallas, que juega 
con la idea de los planos y contra planos, da cuenta de cómo es usado 
el medio, qué tipo de personas lo usan y de algunos de los objetos que 
pueden ser transportados a través de éste. 


Allí, en la ficción, los objetos han reclamado el lugar que por tanto tiempo 
ha sido usado por las palabras, y ahora llevan consigo mensajes de un 
lugar a otro, de una persona a otra. Son contundentes por naturaleza. 
Están hechos para el uso, quien los recibe debe apropiarse de ellos, debe 
apropiarse del mensaje recibido. 


A su vez implantan en quien los recibe la necesidad de enviar un nuevo 
mensaje para algún otro, que no es necesariamente otro cualquiera. Lo 
que genera un cambio en el sentido del mensaje original, que con cada 
nuevo objeto amplía la brecha. Las ramificaciones posibles se extienden 
infinitamente. Se crea la imposibilidad de saber con certeza en qué parará 
la actividad comunicativa, al igual que ocurre en las conversaciones de 
cafetería, los diálogos familiares, las investigaciones académicas, las 
improvisaciones teatrales. En cuanto se pone en funcionamiento el 
sistema comunicativo el resultado del mismo se hace incierto. 


Este medio posibilita que cada cual evada la penosa necesidad de salir de 
su casa y verse a los ojos con sus pares. Le permite conservar su intimidad, 
que si bien se ve momentáneamente interrumpida en el instante en el 
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que llega o se envía un objeto, vuelve a cerrarse en tanto éste ha sido 
apropiado o se ha marchado. El mundo exterior que existe afuera de 
cada ventana, balcón o terraza parece no interesar, es un mundo que le 
pertenece al medio y del cual sólo son testigos los objetos en su transitar. 


“Efecto Nodo” pone de manifiesto el carácter arbitrario de las palabras y, a 
la vez, la imposibilidad de deshacernos de la comunicación con los otros. 
Nos devuelve la conciencia de los objetos y el pliego de relaciones que ellos 
por sí mismos tejen. Y demuestra que podemos comunicarnos sin tener 
que recurrir al exhibicionismo tan propio de nuestros días. Nos invita a 
guardar silencio, a decir lo justo, a buscar interlocutores adecuados. 





Paul Barrios, Exposición Museo de Arte Moderno de Medellín // Fotografía: Daniel Santiago 
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V. “Statu Quo, el Estado de la Casa”, de 
Colectivo INPAR 


Por Alejandro Peña Arroyave 


Históricamente, ante todo desde la Ilustración, época de la que somos 
hijos, legítimos o ilegítimos, el hombre ha sido revestido de atributos 
culturales que comienzan a funcionar dentro del engranaje social, no sólo 
como paradigmas de lo humano, sino como medio de identificación y 
rechazo. Dentro de ese arsenal de atributos encontramos los así llamados 
buenos modales. Éstos sirven para mostrar relaciones simbólicas de 
poder, de pertenencia y exclusión frente a grupos humanos, además de 
los gestos de apropiación y determinación funcional de los objetos como 
rasgo predominantemente humano. Los objetos alcanzan en la cultura 
unos significados atribuidos que sirven como lindero o código de normas 
en las que aprendemos a reconocer algo propio. En la contemporaneidad 
la relación con esa clase de normas se mantienen de una manera 
totalmente ambigua; el hombre contemporáneo no sabe qué hacer con 
esa herencia, hasta el punto en que él mismo pasa a convertirse en objeto 
de sus propios artefactos. Ahora las actividades son mediadas por el 
sonoro paso de las horas que enmarca el fondo de los ritmos vitales. 


Es esta una de las cuestiones que aborda la obra Statu Quo, el estado 
de la casa. Con una gran dosis de ironía, principal aliado del arte 
contemporáneo, el performance nos lleva hasta el absurdo de estas 
convenciones sociales. A esto nos remite la indumentaria de los 
performers, el menaje intervenido hasta la inutilidad como gesto de lo 
absurdo, pero también como elevación de la estetización saturadora que 
propone la obra. Los objetos pasan a ser parte del decorado y quienes 
intervienen en el banquete lo hacen con una torpeza y refinamiento tan 
exagerados, que aparecen también como seres de una época pretérita y 
obsoleta. Son, aparentemente, parte de un pasado que sólo serviría para 
adornar el presente y provocar una espontánea carcajada. 


La obra emana de y se dirige a un contexto en el que las normas del 
Manual de Carreño lucen como un completo arcaísmo: en el que, por 
ejemplo, la pantalla del televisor está en el centro del comedor, se hacen 
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ruidos al comer, se tiene una exagerada preocupación por la higiene 
que llega hasta lo ridículo. Son situaciones que la obra aprovecha para 
potenciar esa consciencia de lo absurdo. Así mismo, el hecho de que 
todo se muestre como un exagerado decorado lleno de velos y que 
los objetos, así como los comensales, salgan de abajo de lo que sería 
una mesa, da mucho qué pensar a la hora de preguntar por lo que hay 
detrás de las relaciones humanas. En el ritual de la mesa se esconde la 
diferencia o la aceptación del otro. Y esto a tal punto que, por ejemplo a 
la hora de recibir una visita para cenar, el comportamiento en la mesa 
pasa a ser más importante que el verdadero acercamiento al otro. Un 
solo error en los modales podría hacer que nuestro ser cambie ante los 
ojos de los demás. 


La obra se enraíza en el caos y la ambigiiedad en que han caído ciertas 
situaciones del hombre. El performance se mantiene en esa relativización 
de todo, al punto en que la impecabilidad de la ejecución es llevada al 
traste y puesta en cuestión por medio de una actuación deliberadamente 
incorrecta. La obra no se puede leer sólo desde la crítica a cierto estado 
de cosas, sino además desde una reflexión acerca de la relación con los 
objetos cotidianos y el acercamiento al otro. En la consciencia de la 
invasión de los artefactos en la intimidad humana radica su verdadera 
potencia. Las cosas que nosotros validamos atribuyéndoles una función 
y un significado aparecen sacadas de su contexto útil para mostrar otro 
rasgo: el de accesorio e imagen de un mundo aparentemente dejado atrás. 


Así mismo, el símbolo que depositamos en las cosas lleva a preguntar por 
la relación con los otros marcada o mediada por los juegos del status, lo 
que el otro representa antes de lo que es. Situaciones que no cambian 
porque se mantiene el estado de las cosas prediseñado en torno a ellas. 
Acaso eso que interviene en la relación con el otro sea sólo la consciencia 
de cierto extravío en el acercamiento. 
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Colectivo Inpar, Exposición Museo de Arte Moderno de Medellín // Fotografía: Victor Robledo 
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VI. “Chicharra Armónica ”, de Mauricio Rivera 
Por Ronald Estrada 


“La naturaleza suena en el aire, pero resuena en el alma: al sonar, 
la naturaleza no solamente deviene sensación, sino también e 
inmediatamente sentimiento”: 


Un paisaje dibujado por la interacción de sonidos en la naturaleza, 
donde protagoniza la mímesis auditiva, hecha por el artista, en la figura 
de la chicharra: ensordecedora y monótona por nuestra “incapacidad 
de distinguir con claridad y distinción las infinitas intensidades e 
infinitas variaciones de materias tensadas”. Su percepción se agudiza y 
nos acompaña habitando una escultura sonora: un espacio geométrico 
en la forma de un pentágono blanco, connotando las materializaciones 
simbólicas del sonido medido, racionalizado y tangible a nuestra visión. 


Un fenómeno kinestésico, sonidos que defienden de la nada, forma 
una morada en el alma que nos lleva a habitar imágenes, nos sumerge 
en la vida, el canto, la voz de la naturaleza. Imaginamos un diálogo 
entre elementos que nos hace sentirnos extraños, cómplices y atentos 
espectadores en una intrincada y compleja red de voces que no 
entenderemos en el lado racional, cómodo, seguro e inteligible. Es el 
otro lado, primitivo, el de origen, el que está más allá de las palabras, 
es un mundo que nos exige una profunda concentración, que nos aleja 
de las urgencias del aquí y el ahora. Es meditación e introspección que 
nos lleva a una reflexión de vida y muerte liberándonos, renovándonos; 
estado activado por las sucesivas metamorfosis de la chicharra, un ser 
primero de oscuridad, luego de luz, representado por la muerte y el 
nacimiento. 


Como vehículo principal de expresión, en esta obra el artista muestra 
preocupación por los campos en que se produce el sonido, su 
interacción y materialización, que como medios de representación 
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contemporáneos dan cuenta de una época tecnológica que posibilita 
el desarrollo e importancia de una percepción auditiva de la obra, 
potencializándola de conocimientos significativos, temáticas específicas 
que pasan desapercibidas en el afanado mundo actual, activando de esta 
forma nuestra sensibilidad. 


De esta manera, sin descuidar sus aspectos formales y de contenido 
que corresponden a una exigencia conceptual enmarcada dentro 
del contexto temático exigido en la muestra, la obra se dirige a otros 
sentidos diferentes a los usados en la acostumbrada visualización del 
arte, dando cuenta de las múltiples maneras en que las obras de arte, 
hoy en día, han conquistado nuevos territorios. 





Mauricio Rivera, Exposición Museo de Arte Moderno de Medellín // Fotografía: Daniel Santiago 
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VIT. ¿Hacia dónde? A propósito de la obra “Pieza de 


Corazón”, retirada por RoSa Artistas del Salón 
Por Juan David Cuartas Valencia 


Inicio el siguiente texto con una cuestión que no pretende ser novedosa y 
que sin duda ha problematizado el espacio del arte en las últimas décadas 
¿es la institución la que legitima el arte o el artista quien a través de su obra 
legitima la institución? Y es que si bien el artista contemporáneo rechaza 
los valores de la institución (museo, curaduría) que dinamizan la reflexión 
del hacer artístico, pareciera que estos valores se han ido diluyendo con el 
tiempo en la comodidad de los intereses de ambas partes. A pesar de que, 
en apariencia, el artista contemporáneo se puede mover con libertad en 
espacios por fuera de la institución, no obstante sus vínculos y fricciones 
siguen vigentes. 


Y si es cierto que el artista se ha liberado del juicio de la institución como 
medio para validarse, ¿cuál podría ser entonces la función de ésta en el arte 
contemporáneo? Cabría recordar los enunciados de la contemporaneidad 
que dan lugar a la institución como un espacio abierto en el que se renuevan 
los valores del arte, donde se congregan las manifestaciones por fuera de los 
moldes establecidos para el momento. Más fácil aún es pensar que el museo 
de arte contemporáneo surge como una necesidad de la época, ya que las 
nuevas propuestas no tienen cabida en ninguna otra parte. Bien, pero detrás 
de esta buena intención surge una consecuencia: el museo como institución 
legitima los procesos desde criterios que él mismo establece; en otras 
palabras, comienza a contradecirse en sus propios enunciados al generar 
discursos que validan los procesos que surgen de él mismo, mientras que 
deja por fuera aquellos que no encajen en su lógica o sus intereses. 


El artista contemporáneo no se proyecta a sí mismo como dependiente de la 
institución, es decir, poco le interesa ser rechazado por la misma, pero sí ve 
necesario buscarla para publicitarse en el medio. Una perspectiva cómoda 
en la que ambas partes ganan: el artista se vende al público y la institución 
dinamiza cultura. Parece entonces que la complicidad armoniza lo que en el 
pasado pudo ser una mala relación. 


La institución genera sus propios procesos y define los criterios bajos los 
cuales los artistas deben participar, establece un tema a trabajar y abre las 
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convocatorias, finalmente los resultados son socializados en las salas de los 
museos, al lado de obras de artistas que son invitados por la relación que 
puede existir entre sus propuestas y el tema de enfoque curatorial. 


Residir es un ejemplo de estos proyectos en el que se inscribe el museo y que 
nos invita a mirar de la ventana hacia adentro y de la ventana hacia afuera, 
no obstante la importancia no sea tanto una u otra dirección hacia la que se 
mire, sino que realmente se abra una ventana a través de la cual se puedan 
hacer lecturas y reflexiones. RoSa Artistas, integrado por Rolf Abderhalden 
y Santiago Sepúlveda, invita a ubicarnos a mirar de la ventana hacia adentro 
cuando nos muestran la cotidianidad de su relación afectiva como pareja 
desde una dinámica que ellos denominan micro-políticas, empresa que se ve 
frustrada, no sólo por las limitaciones técnicas que se presentan en el proceso 
de construcción, sino por las condiciones que el museo presenta y que como 
expresan los artistas, atentaron contra su búsqueda y el concepto que se 
intentaba desarrollar. 


En palabras textuales, “se prohíbe intervenir directamente el espacio, por lo 
que la idea original pierde sentido... se habla de limitar las imágenes de la 
propuesta audiovisual por presentar escenas no aptas para todos los públicos, 
ya que la exposición sería visitada por niños...” Cabría destacar sin embargo 
que cuando se cierra esa ventana la pareja de artistas logra abrirnos otra, pero 
en esta ocasión hacia afuera, al permitirnos pensar un poco en la relación 
actual del artista y la institución. 


El museo garantiza la participación bajo unos presupuestos que pueden llegar 
a censurar, condición que es criticada porlos RoSa Artistas; yes quelaintención 
del proyecto parece descuidada por momentos, no sólo por el eje curatorial, 
sino por los mismos participantes, pues en el afán de ilustrar un concepto 
y de mantener el control sobre el lugar ideal, se olvidan de que la intención 
debe rebasar la idea de la instalación como intervención. Era necesario por 
tanto, más allá de traer y poner en la sala un cuerpo ajeno, problematizar el 
lugar mismo. El espacio para ser residido debía experimentarse en términos 
del habitar como una construcción, lo que dio lugar, en el caso de la pareja de 
artistas, a la limitación sobre su búsqueda de esa espacialidad. Sin embargo 
y cuando se experimenta la ausencia del trabajo de RoSa Artistas, se hace 
manifiesta la condición que la acción de un artista no puede definirse e 
términos del maniqueísmo y que debe ser susceptible de ser analizada. A 


En este caso, el residir de RoSa Artistas en la institución fue una bí 

entre tantas, que posibilitó una reflexión en torno a su o 
finalmente no todos los espacios pueden ser habitados, ya sea por el e eo 
supone su deterioro físico, o por la presencia de seres extraños en o 
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VIII. “Láquesis o Décima; Diez oh fortuna”,de 


Sebastián Restrepo 
Por Úrsula Ochoa 


“El hombre es un ser entre abierto”, afirmó Gaston Bachelard, “el artista 
usa sus grietas para revelar su interior y conectarlo con el mundo a 
través de su obra”. Sebastián Restrepo presenta para el XIV Salón 
Regional de Artistas la obra “Láquesis o Décima; Diez oh fortuna”: 34 
pinturas sobre madera en pequeño formato y dos antiguos billetes de 50 
pesos enmarcados en un tamaño similar; en total 35 piezas dispuestas 
sobre una estructura circular que nos recuerda las mesas de casino. El 
conjunto de imágenes se compone de fragmentos que se extraen de 
retratos familiares, figuras religiosas donde prima la imagen de la virgen 
dolorosa, cartas de naipe, fichas de juego, un corazón con un puñal, 
los dos billetes de 50 pesos, de nuevo los retratos, de nuevo la virgen, 
de nuevo los naipes; todo se repite insistentemente por el lúcido gesto 
formal de que la mesa y la ubicación de las piezas no poseen principio ni 
fin. La circularidad advierte que la historia se reitera, que todo es cíclico. 
“El mundo es un círculo que ya se ha repetido una infinidad de veces y que 
se seguirá repitiendo ad infinitum”, frase Nietzscheana que ilustra algo de 
lo que Restrepo podría manifestar a través de esta obra. 


Partiendo del hallazgo de una nota de prensa que incluía la fotografía 
postmortem de su abuelo paterno, el artista construye una serie de 
asociaciones particulares desde lo anecdótico, en una cosmogonía 
sugerente y alertante. El recorte hace parte de un periódico de los años 50”, 
época de extrema vulnerabilidad política, donde la violencia en Medellín 
arrasaba los sectores más populares. La pintura de la virgen es una de 
las imágenes que con mayor insistencia se inserta dentro de nuestro 
imaginario y abre una senda para que el artista traslade lo personal a la 
esfera de lo colectivo, enmarcando sus imágenes estratégicamente en la 
trágica realidad de una época. La enigmática pieza establece conexiones 
que permiten elaborar cierta genealogía de la “intimidad” a través de 
sus representaciones pictóricas. Definiendo intimidad en este sentido: 
lo íntimo no es aquí “lo privado”, pero lo presupone. Propongo que lo 
pensemos más como una actividad vivencial reflejada, es decir, lo que 
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constituye al individuo desde su experiencia: aquí el artista ordena, 
extrae, selecciona signos y encuentra salida a su vivencia mediante un 
código empleado que es el que genera realmente el mensaje. 





Friedrich Nietzsche afirmó que nuestro mundo interior es fenómeno, 
es decir, es el aspecto que las cosas ofrecen ante nuestros sentidos, o lo 
que denominamos experiencia. “La experiencia interior no aparece en 
la conciencia si no una vez encontrado cierto lenguaje que el individuo 
pueda comprender”. De esta manera una obra de arte podría contribuir 
a la construcción del sujeto histórico en el sentido de que el hombre se 
re-conoce en su contexto obedeciendo a la aprehensión de un lenguaje. 


Restrepo lo intenta y logra varios aciertos. Su estrategia se resuelve a 
través de tres recursos de visibilización recurrentes en el trabajo de gran 
cantidad de artistas: el exhibicionismo, en tanto exponer en público 
aspectos netamente familiares y personales de forma espontánea y 
excesiva generando una especie de espectador voyeur. Un segundo recurso 
es la presencia de la obra artística a través de entornos y objetos de fuerte 
resonancia connotativa: cartas, fotos, objetos evocativos de recuerdos, 
objetos fetiches que suelen calificarse como “intimistas”, alusiones 
directas a lugares violentos y plagados de historias. Y el tercer dispositivo 
claramente utilizado son las codificaciones del retrato como signo y señal 
interpretable. Reveladas estas tres estrategias, cabe señalar que han 
favorecido en la aceptación de su trabajo y no en vano correspondiendo 
a consecuencias de la época el modo en que esta pieza funciona en tanto 
obra se explica en cómo estas referencias anecdóticas, pero evocativas, 
intervienen en la concepción y quizás en la creación de un mundo. 


Referencias bibliográficas ] 
Bachelard, Gaston (1957). La poétique de l'espace, Paris: P.U.F. 
Nietzsche, Friederich (2003) Así habló Zaratustra. Ed Alianza. Madrid. 
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IX. “La Primavera), de Jorge Iván Agudelo 


Por John Fernando Gutiérrez Arias 


Una gran estructura de madera semejante a un avión es sostenida en el 
aire por cuatro sogas amarradas a sus rústicas alas. En el piso, como si 
se tratara de su sombra y delimitara un territorio, una parcela de grama 
recortada en forma de avión es encerrada en tablones, en lo que pareciera 
ser su estuche. Ambos objetos nos invitan a viajar por un lugar, por un 
espacio imaginario, a transportarnos al pasado y evocar algún recuerdo. 


Para la construcción de este avión de madera el artista emprendió un viaje 
a 3.800 metros de altura, hacia el páramo de Romerales, ubicado entre 
los municipios de Salento, Quindío y Toche, Tolima, sobre la cordillera 
central de los andes colombianos, en donde compartió varios días con 
unos niños. Este lugar es un territorio muy alejado, extremadamente 
frío y hostil, pero también tranquilo y cercano al espíritu, un espacio 
que se podría denominar “sin tiempo”, porque pareciera que la baja 
temperatura favorece la mente y la recrea, para empezar el fluir infinito 
del “no saber”, que se nutre de sensaciones, retornando a la inocencia y 
permitiendo un encuentro con ese espíritu infantil que todos llevamos 
dentro, en el que lo más importante ya no sería la obra sino todo este 
proceso y la experiencia compartida. 


En ese lugar, los juguetes de los niños son fabricados por ellos mismos 
con la madera de los árboles, lo que estimula su creatividad, su espíritu 
de lucha, y permite tener todo el tiempo un enorme contacto con la tierra 
y su entorno. Esta recursividad activa la imaginación del artista, lo invita 
a interactuar, a compartir creaciones con los niños. Así, de la mano de 
ellos, elabora este artefacto infantil, convirtiéndose este objeto en una 
catarsis que sana heridas psicológicas y ayuda a recuperar la infancia. Un 
sentimiento interior ligado a su vida pasada. Esta experiencia ha cargado 
al artista de emociones traducidas en un encuentro consigo mismo que 
desembocó en una presentación sincera de un fragmento de su alma. 


La obra nos plantea un viaje, no solo a través de la quietud de recuerdos 


de infancia, sino como una metáfora de la vida humana, de trascender 
para dejar de hibernar en el recuerdo y abrirle la ventana a la primavera. 
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Pensamientos que se vuelven imágenes, imágenes que se vuelven vida, 
intercambios que movilizan la creación, que promueven una relación con 
el entorno que de alguna manera también es el nuestro. Esta nueva forma 
de asumir el arte desde la experiencia compartida para desembocar 
en una creación artística e involucrar el proceso de la vida, es lo que 
finalmente propone el proyecto “La Primavera' para la curaduría Residir. 





Jorge Ivan Agudelo, Exposición Museo de Arte Moderno de Medellín // Fotografía: Victor Robledo 
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fijo y seguro del cual se puedan apropiar. La propuesta se hace importante 
ya que no deja de lado a la memoria como componente fundamental en la 
superación de un pasado cercano ligado al dolor y a la angustia. 


Es así que la propuesta es coherente en cuanto al desarrollo práctico, 
pues se convierte en un atinado ejercicio de catarsis para una comunidad 
que en verdad lo necesita, y así mismo lo conceptual no deja de reforzar 
aquello que significa la misma palabra “Ainkiiin”, que en wayuunaiki 
significa pasar, cruzar, entrar, continuar; conceptos que como ya lo 
hemos visto son recurrentes en la obra. 


Lo anterior no se hace ajeno en la última instancia de Ainkilin, pues la 
versatilidad de la luz aún sigue siendo una de las protagonistas en las 
fotografías, la captura de los gestos esperanzados de los indígenas wayuu, 
el mismo lente fotográfico del artista se expresa y mantiene una firme 
intención que apunta a lo antes mencionado, a establecer cierto tipo de 
fronteras, paralelos que obligan ya al espectador a involucrarse con la 
Obra y con el objetivo hacia donde nos quiere llevar, a no ser indiferentes y 
romper con las barreras físicas y mentales que nos alejan de comunidades 
distantes y distintas a la nuestra. 





Santiago Escobar, Exposición Museo de Arte Moderno de Medellín // Fotografía: Daniel Santiago 
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XT. “Construcciones Frágiles para un Final de 
Mundo,, de Alejandro Tobón 


Por Jorge Marín 


Una mirada al acto de consumo de nuestra sociedad actual nos mostrará 
no solo la temporalidad programada que traen los objetos, sino también 
el consumismo que se ha despertado en la sociedad contemporánea y que 
perjudica el equilibrio del planeta a cambio de la felicidad momentánea 
que aporta la obtención de nuevos objetos. Este fenómeno contemporáneo 
nos lleva a pensar en las repercusiones que se originan a corto y largo 
plazo, y que parecieran no tomarse en cuenta. 


En su obra “Construcciones Frágiles para un Final de Mundo', Alejandro 
Tobón nos plantea una mirada ecológica que pareciera conectar con el 
acto de desechar todo aquello que posee una etiqueta de obsoleto, y de 
recolectar, en este caso específico, objetos elaborados en madera para una 
posterior reutilización. Este último acto es el primer activador detrás del 
objeto artístico resultante, ya que nos empieza a plantear una postura 
alrededor de una problemática social y ambiental. 


Estos objetos que han sido desechados y encontrados en un apilamiento 
de escombros o basuras, y que traen consigo una función específica, son 
trasladados a un campo en el cual toda connotación se ve trasformada 
por un acto utópico, un intento tal vez de entrada condenado al fallo, el 
intento de construir un mundo, una acción que se encuentra alejada de 
toda realidad humana. Este traslado y el posterior ensamble, nos incita 
a pensar en todo lo establecido, a reflexionar sobre los problemas que 
empiezan a verse tocados, y en una última instancia nos sitúa en una 
posición de extrañamiento ante el objeto que se encuentra ante nosotros. 


Si hacemos el ejercicio de ubicar la obra del artista dentro de la propuesta 
curatorial “Residir, de la ventana hacia adentro, de la ventana hacia 
fuera”, encontraremos una serie de uniones alrededor del adentro y 
el afuera, tales como el vacío que contiene el objeto, incluso el objeto 
mismo y los comportamientos que se construyen alrededor del objeto 
resultante; la acción de recolectar los objetos por parte del artista y la 
reflexión causante del objeto ensamblado; la resignificación que le aporta 
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el artista a cada objeto o fragmento y la carga simbólica o histórica que 
posee el objeto o fragmento recolectado; la experiencia de vida del artista 
y el modo en el cual fue educado y el comportamiento compulsivo de la 
sociedad contemporánea. 


Con estas uniones derivadas del objeto ensamblado y el gesto del artista, 
encontramos más que el simple intento de recrear un mundo, encontramos 
la creación de una memoria colectiva a partir de la recolección de 
microhistorias plasmadas en cada objeto o fragmento encontrado. 


En este punto entendemos entonces que la obra no es una mera 
representación o significación, sino que por el contrario, se convierte 
en la presentación de una lección que empieza a formar parte de la 
experiencia de vida, por medio de la experimentación y de la reflexión. Es 
entonces no solo un objeto dispuesto en el espacio; es la creación de toda 
una ambientación para la construcción de nuevos comportamientos, que 
señalan un problema evidente de nuestra época contemporánea. 
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XIÍT. Expresionismo Digital: del Auto-retrato 


como Catarsis”, de Georgina Montoya 
Por Diana Carolina Paniagua Ramírez 





Un pasillo largo y angosto, tenuemente iluminado por la luz que proviene 
de las tres pantallas adosadas en la pared del fondo del pasillo. En la 
pantalla que se halla en medio (quizás la principal) se proyecta un video 
de la artista de cuerpo entero, con un vestido que le llega a las rodillas. 
A esta imagen se sobrepone la de una niña pequeña, su hija, que aparece 
como un espectro, remplazando intermitentemente la imagen de la 
artista. Al costado derecho e izquierdo hay otras dos pantallas de menor 
dimensión en las que se observa un corazón humano en tonos amarillos 
y rojos saturados, la tonalidad amarillo-fuego se centra en un punto del 
corazón, que parece arder. Frente a las pantallas se hallan dos pequeñas 
repisas de color oscuro en las que reposan un par de electrocardiogramas, 
acompañados del sonido acompasado y fuerte de un corazón latiendo que 
envuelve todo el pasillo, cuyas paredes están adornadas con arabescos 
negros y rojos, semejando tal vez la calidez de una casa antigua. 


Es ésta la obra de la manizalita Georgina Montoya, que tiene tanto de la 
experimentación visual presente ahora en la plástica como de la nostalgia 
por el pasado, del recuerdo, de las reminiscencias de la infancia, lo que 
crea un contraste que enriquece la obra. Esta simbiosis nostalgia-nuevos 
medios permite matizar lo impasible e impersonal que puede llegar a ser 
lo tecnológico, transformándolo en cercano y cálido. Se evidencia esto en 
aspectos formales de la obra como los arabescos pintados en las paredes 
y la proyección misma de imágenes que hacen referencia al hogar, la 
infancia, el paso del tiempo y, por ende, el recuerdo. 


La artista nos adentra en su historia personal. Al recorrer el pasillo se 
tiene la sensación de estar dirigiéndose a la sala de su casa, las imágenes 
parecen relatar su vida, como si no fuesen necesarias las palabras para 
tener una conversación amena y profunda. La obra tiene una carga 
emocional fuertísima que se observa en cada detalle, desde el espacio 
cerrado, íntimo, estrecho, hasta el sonido incesante de los latidos del 
corazón que parecen marcar el camino hacia el final del pasillo, donde 
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el espectador encuentra dos electrocardiogramas que muestran la 
frecuencia cardiaca, los latidos por minuto de la dupla de corazones 
encendidos, apostados a la pared, como una evidencia científica del amor, 
del afecto. Una vez más la artista conjuga lo sensible y emocional con lo 
preciso y tecnológico. 


Aparece entonces su imagen adulta y a ésta se sobrepone la de su hija, 
como mostrando el paso del tiempo, deshaciendo y reafirmando a la vez la 
imagen de su propia infancia, volviendo al pasado, pero no para afincarse 
en él sino para concebirlo como parte del presente. Es aquí donde entra 
la catarsis porque no niega el recuerdo del pasado (representado en la 
figura de su hija): lo arrastra y lo superpone a su imagen actual, lo hace 
latente pero sin permitir que se fije o adhiera. De hecho, el auto-retrato 
en el arte puede constituir una catarsis persé para el artista, la visión de 
la imagen propia representada en papel, lienzo o proyectada en pantallas 
puede generar extrañeza, duda y, al tiempo, lograr una reconfiguración 
de la imagen de sí. El movimiento repetitivo e intermitente que se halla 
en la obra representa el gesto de expulsión propio de la catarsis. 
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XTTIÍ. “La Firma de los Ríos”, de Federico Ríos 
Por Marcela Villa 


El viaje que emprende Federico Ríos por los alrededores amazónicos es, 
en primera instancia, un recorrido íntimo por su memoria. Más acá del 
paisaje que se alza ante sus ojos se trazan recuerdos que lo conducen por su 
niñez. Serpientes y aves ya antes fotografiadas, historias de selva ya antes 
vividas y, sobre todo, una alusión a un íntimo recuerdo que dibuja el curso 


del río: la firma de su padre, el señor Ríos. 


Un juego de palabras se teje entre el título, la imagen fotografiada y el 
recuerdo personal, y hace de esta obra una experiencia de paisaje como 
espacio mental y afectivo, como lugar habitado desde la memoria. Así, el viaje 
que emprende Federico Ríos se convierte, en últimas, en el reconocimiento 
de la huella que aquellos Ríos, su familia, dejaron tallada en su nombre y 
en su búsqueda como artista, tal como lo hace el Amazonas en su territorio. 


Através detres fotografías aéreas, tomadas desde un helicóptero de rescate del 
ejército donde se recogen heridos de minas, el artista resalta las caprichosas 
curvas y desvíos del caudaloso río. En ellas se aprecia, desde puntos 
diferentes, el curso del Amazonas. Y no parece casual el uso de la fotografía 
para darle cuerpo a esta obra; siguiendo el tradicional uso de la cámara, ésta 
sirve, además de inmortalizadora de un paisaje, para congelar una memoria 
que, en este caso, se recrea en él. De esta manera la técnica utilizada entabla 
un diálogo con la idea nuclear de la obra: la huella del pasado. 


Sin embargo, aunque su trabajo parte de aquel episodio íntimo, la obra se 
propone como una indagación más allá de los límites de la mirada subjetiva, 
De repente, estas imágenes cargadas de referente personal, se abren a 
lecturas desde su territorio geográfico y político, a través de un juego que 
invita a abrir y cerrar los ojos y a descubrir en cada vista un relato diferente. 
En un primer golpe visual, un papel chorreado de tinta, una firma de difícil 
imitación; en un segundo golpe, un territorio dibujado de manera caprichosa 
por un río; en un tercero, un espacio mal habitado, mal administrado, mal 
entendido por todos. ¿Cómo comprender esta obra por fuera del contexto 
del conflicto donde se produce? Queda claro que este lugar fotografiado 
desde el recuerdo esconde una carga política difícil de pasar por alto. 
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Aquel territorio queda así sumido entre la lectura de una memoria 
personal, la de una geografía caprichosa, y la de una política mal lograda. 
Desde aquel juego del parpadeo se entreteje una reflexión común a todas 
estas perspectivas: para entender la posición y comportamiento del río 
en un punto específico, se le debe conocer en su largo recorrido hasta allí; 
para reconocer y remediar las flaquezas de una sociedad sumida en un 
conflicto inacabable, es necesario atender a los caminos que ha recorrido 
para llegar a tal punto; para auto comprenderse en los rumbos elegidos, 
en la aparente individualidad, se debe reconocer el núcleo que, para el 
artista, se encuentra en la familia. 


La obra se plantea a sí misma como una ventana. Parte del recuerdo, de 
un profundo e íntimo adentro, pero logra abarcar reflexiones que atañen a 
quien la examine desde el afuera. Es una obra que pretende abrirse desde 
la intimidad del artista hacia la sociedad que lo contiene y hacia el territorio 
que habita. Es éste, pues, un mapeo subjetivo que logra conjugar un viaje 
mental por el recuerdo, con un desplazamiento físico por el espacio; un 
comentario que logra entrelazar el relato experiencial intestino con una 
despechada reflexión política que pide a gritos dar un paso atrás para 
comprender los caminos recorridos y vislumbrar aquellos a seguir. 


vd A AL 
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XIV. Cuerdas que vibran”, de Nathaly Rubio 


Por Ana Milena Ochoa Calderón 


Como huevos que se incuban en fardeles aéreos se encuentran los 
elementos de una casa. Los sillones de la sala, en una total quietud, 
demuestran lo que hay puesto en ellos desde el hogar. Se asemejan a una 
planta que crece en la noche y de día se observa un nuevo cambio hecho 
en la serenidad, así están estos elementos representando los movimientos 
intangibles en nuestro entorno. Los tejidos son traslúcidos a la vez que 
sirven de apoyo para los objetos, las telas permiten la observación de lo que 
hay dentro de ellas, las luces en su interior facilitan casi la total claridad 
de los cuerpos, cada elemento colabora a una sola imagen, cada elemento 
es necesario para decir lo que tuvieron por decir y lo que han dicho. 
Sugieren suspenso en el interior, en la medida en que caminar en medio 
de aquellos sacos iluminados sumerge en la quietud o inquietud de lo que 
pudiera pasar al estar dentro de tanta calma. Ver el afuera acompañado 
de penumbra, la misma que confirma el misterio y la reflexión, incluye al 
espectador, no lo deja a un lado de la interpretación, le da espacio entre 
saco y saco; la obra implica necesariamente un desplazamiento corpóreo, 
es inevitable interactuar con ella. 


Viajar en medio de sacos flotantes e iluminados permite observar una 
posible temática, la inercia insustancial de la familia, de la sociedad o 
quizá del individuo, al mismo tiempo que nos puede indicar la incubación 
de los grandes acontecimientos, aquellos que permanecen indescifrables 
ante la quietud, en un estado en que descifrarlos sería prematuro. La 
inercia para una época que exige movimiento es totalmente dañina y 
no ayuda a los procesos elementales de progreso para una sociedad 
moderna y vertiginosa. Pero no toda quietud es insustancial, y este es el 
caso de “Cuerdas que Vibran': es espera, es proceso en tanto permite la 
elaboración del siguiente paso, es dinámica en tanto incluye al espectador, 
en sí misma manifiesta un freno a veces necesario ante un abismo, es un 
cuerpo suspendido con un interior lleno de curiosidades, de búsquedas. 


Es un pensamiento que entreteje, que mide, que calcula, pero a su vez, es 
una reflexión que lucha para que los objetos se suspendan, y esto último 
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se dificulta teniendo en cuenta lo vertiginoso del cuerpo Ara RaO en tanto 
es movimiento. A esto llamo cuerdas en vibración. 


Ahí en aquellos cuerpos, aunque suspendidos, permanece la sutil 
vibración de la existencia humana. La obra de Nathaly Rubio es una 
fiel representante de un estado titánico al interior del ser, la lucha por 
la reflexión y la lucha ante un cuerpo presuroso al que se le dificulta la 
espera en un afuera; aquel acto es representado en un momento, en un 
estado, en un museo, manifestando en la imagen suspendida un hecho 
cazado por la exponente, no solo para agrado intelectual. Es posible que 
invite a la consciencia a pensar en ese momento transitorio del hombre, 
la consciencia del mismo puede propinar un paso seguro, un paso que 
seguramente será víctima del círculo vicioso, y para romperlo será 
necesario buscar nuevamente el estado que propone Nathaly Rubio, el 
de la quietud productiva, transitoria, asumida desde la inercia sustancial 
acompañada en ocasiones por el dolor, por la náusea, o por lo oportuno. 
Aquietar la curiosidad puede llegar a ser todo un proceso intelectual. 
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XV. “En vano”, de Natalia Gil 


Por Juan José Escobar López 


No estoy solo, estoy en casa 
Estoy solo y conmigo 


Poseemos un cuerpo y él es nuestro límite. El rincón soy yo, intento 
encontrarme, tener identidad en aguas que fluyen, que cambian. Resido 
en el cuerpo y en la casa, de ellos no podemos salir: hay en la pared el 
mismo obstáculo que en la piel. Están en Gaston Bachelard estas dos 
razones: el rincón provee paz ya que es un refugio, empero, consigo 
también lleva inmovilidad, soledad, silencio. 


La obra de Natalia Gil trasmite una trama donde la palabra es sustituida 
por la música: allí es verosímil el argumento. Guillo Dorfles expone la 
función de la música en las obras de arte, afirmando que en la mayoría 
de las veces ella es un simple factor atmosférico. No obstante, la música 
le presta corporeidad a la escena fílmica, asumiendo una función realista, 
donde se expresa que la representación y el acompañamiento musical 
se componen de un mismo sentido. Para aclarar que hay una trama, es 
menester distinguir que en las bellas artes hay una percepción vertical, es 
decir, una impresión inmediata. Bachelard lo llama El instante poético, 
mientras que en el medio audiovisual la percepción es horizontal, hay una 
construcción y colección de instantes, hay diégesis o narración. 


En el inicio de la obra observamos un reconocimiento de lo que la artista 
habita, tanto de su cuerpo como de la casa, construyendo la alegoría del 
adentro y el afuera, como unidad. Su itinerancia por las paredes a través 
de la piel remite a la inconformidad, a un no poder salir de allí porque hay 
barreras: “entendiendo que hay ángulos de los cuales no se puede salir”, 
hay barreras que son precipicios, donde yo mismo soy una barrera de 
mi propia libertad; -parafraseando dos poemas que cita Bachelard- quizá 
entender que “más allá de mí no hay fronteras”, que yo soy mi más grande 
obstáculo y no es de extrañar que “el exceso de espacio nos asfixia más 
que su escasez”. 


El éxtasis es el nudo. Tras reconocer las fronteras la música se altera, el 
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cuerpo asume un estado de lucha consigo y con su afuera, del adentro 
contra lo establecido —la lucha contra la rutina es una constante en 
nuestras vidas-, contra un afuera reglamentado que siempre está en 
mi contra; el cuerpo y la música estallan bajo unos mismos acordes; la 
lucha es hacia la pared que es el límite externo; el agua que nos remite 
a Heráclito, a una lucha interna, de conflicto, variación y cambio por 
no poder ser siempre los mismos, puesto que crecer es cambiar de 
problemas. Ya Deleuze nos lo decía: “el movimiento en el espacio expresa 
un todo que cambia, un cambio se establece en el tiempo”. 


En vano es el fin de los hombres, pues sabemos hacia donde vamos. Es por 
ello que el final de nuestra obra nos remite a lo incómodo que es aceptar 
nuestro camino, nuestro destino, que es el agua, el conflicto, una lucha. 
Mas este final nos da solo un camino, la conformidad luego de una lucha 
perdida. Para la obra no hay solución: todo lo que hagamos es En vano. 
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XVI. Piso de Agua”, de Gustavo Toro 


Por Diana Gómez 


Para el ser humano su lugar de residencia, su hábitat, su hogar, es quizá 
el elemento fundamental para su vida; éste le provee las condiciones 
necesarias para sobrevivir y para alcanzar su bienestar, y si bien su 
naturaleza no es errante, en ocasiones el mismo entorno cambiante 
pareciera querer imponerle esta realidad. Sin embargo, el hombre siempre 
ingenia los medios necesarios para adaptarse a lo que el mundo le ofrece. 


La obra “Piso de Agua”, del artista Gustavo Toro, se compone de cuatro 
fotografías en gran formato que nos presenta en intensos claroscuros e 
impecables imágenes, que evidencian una aguda mirada, la visión de un 
poblado y el interior de unas viviendas completamente inundadas. Á un 
costado de las fotografías se puede apreciar una pequeña pantalla que 
reproduce una corta secuencia de video que se repite permanentemente y 
nos muestra un paisaje donde una familia transporta sus pertenencias en 
una canoa sobre vías de agua tranquila, tal como si de una nueva Venecia 
se tratara. Estas imágenes corresponden a la situación a la que se vieron 
enfrentados los habitantes de La Virginia, Risaralda, quienes durante 
el fuerte invierno que azotó al país en el año 2010 recibieron la visita 
indeseada del caudal desbordado de los ríos Cauca y Risaralda, el cual se 
alojó con propiedad en sus calles, sus patios y sus casas. 


En aquellas imágenes es posible apreciar cómo los habitantes, en un 
afán por adaptarse a las adversas condiciones a las que se enfrentan, han 
diseñado en sus casas un sistema para elevar al nivel del techo sus enseres 
y así evitar que sean afectados por las calmadas aguas con que se ven 
obligados a cohabitar. Este particular fenómeno ha atraído la atención 
del artista: un mundo de agua habitado por humanos, cuartos que son al 
tiempo estanques, muebles y objetos que penden de los techos como si la 
gravedad no los afectara, barcas recorriendo las calles. Se conforma así 
un paisaje surrealista, como lo llama el artista. 


Si bien en estas imágenes se observa claramente una problemática social 
que enfrentan los que habitan las orillas de los ríos, quienes no cuentan 
con otra opción para sus familias no tienen otro lugar a dónde ir, también 
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se percibe, y quizás con más fuerza, la sorprendente capacidad humana 
de adaptarse a las condiciones más adversas de su entorno, aprovechando 
los recursos al alcance de su mano para asegurar su supervivencia, todo 
ello podríamos decir gracias al dominio de la Techné. 


La técnica, donde también tiene su origen el arte, requiere tanto de 
destrezas manuales como intelectuales, surge de la necesidad de 
transformar el entorno para ajustarlo a las necesidades cotidianas, de 
crear nuevas formas de habitar el mundo y de construir en la imaginación 
lo que se concreta en la realidad. En el caso de la Virginia, para sus 
habitantes es ya bien sabido que al menos dos veces al año sus casas se 
verán inundadas por la creciente del río, y sus casas ya están dispuestas 
para el evento, de tal manera que lo que era tragedia deviene hábito, lo 
extraño, a fuerza de su asiduo retorno, deviene familiar, y los espacios se 
preparan creativa y podría decirse mágicamente para recibir al cumplido 
visitante, como si de alguna manera los pobladores consideraran 
finalmente, que quizá no es el río el que irrumpe inoportunamente en 
sus moradas, sino que en realidad son ellos quienes están habitando el 
terreno de su caudal, el cual también reclama su lugar. 
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XVII. “Lugar — No — Lugar”, de Andrea 


Carolina Muñoz 
Por Carlos Alberto Galeano Marín 


El concepto de lugar no-lugar' aparece como una constante en el trabajo 
que Carolina Muñoz desarrolló para “El Residir”, no tan solo en la 
apropiación directa de su sentido, sino además, y tal vez de manera más 
significativa, en su forma de relacionarse con su natal ciudad Manizales, 
así como en la estrategia de presentación de la obra en el Salón. 


Vemos en el entramado de imágenes y textos que la artista presenta en 
la página web de “Residir” una fascinación por entender el sentido del 
Jugar y del 'no — lugar”, no para ilustrarlo, sino más bien para encontrar 
las vías que le permitan trastocarlo y de esa manera dar respuesta a una 
obsesiva necesidad vital: hacer suyo lo que la ciudad le muestra como 
inaprensible. En sus textos se hace evidente la incesante búsqueda de 
los sutiles vínculos que nacen de su interior sensible y ve reflejados en 
el variopinto escenario paisajístico que le ofrece la ciudad. Pareciera que 
el marco que ella construye en sus fotografías dejara de actuar como el 
borde de la ventana y a cambio se constituyera en el de un espejo, solo que 
no es su imagen especular la que le permite observar su propia alma, sino 
que es la ciudad la encargada de retornarle la imagen que busca. 


Carolina Muñoz es consciente que para tener éxito en esta dificultosa 
empresa no puede hacer un mero retrato objetivo del paisaje. 'Sabe que 
para lograr que ese paisaje, en principio ajeno y neutro, se convierta en 
una imagen evocadora de su sensibilidad interior, es necesario cargarlo de 
conexiones vitales, de elementos simbólicos. Fácil sería el reto si tan solo se 
tratara de hacer evidente su interés subjetivo, más junto a ese lance está el de 
hacer que la obra trascienda el plano inicial de subjetividad emotiva y logre 
crear vínculos significativos con el público que la observa, entre quienes 
apenas una parte reconocerán en la imagen un pedazo de Manizales. 


Para resolver este reto acude a una estrategia doble. En un gesto 
frecuentemente utilizado en el mundo del arte, la artista lleva elementos 
hogareños a los sitios de tránsito; espera así darle amabilidad y recogimiento 
a un lugar que por naturaleza es evasivo y frío. Un primer acierto se 
manifiesta en la escogencia de la cafetera, elemento simple pero de gran 
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fuerza evocadora, que “trae” la casa y sus memorias amables. El segundo 
acierto se encuentra en la elección de los paraderos de buses como 
espacios de apropiación, pues a diferencia de los parques, los andenes o 
los bulevares, el paradero se constituye en el punto inmediato de tránsito 
con el hogar: a él llegas al momento de salir de casa, antes de continuar 
al lugar de trabajo o de estudio, y en él desciendes al final de la jornada, 
en la promesa de llegar a la intimidad acogedora y reparadora. Así, entre 
aromas de café y minutos de espera cargados del recogimiento del hogar, 
la imagen escogida por la artista logra activar el vínculo entre interior y 
exterior, entre el sujeto y su ciudad. 


La segunda estrategia la observamos en la formalización de la obra. 
Haciendo a un lado la tentación de espectacularizar la imagen, 
encontramos en la vía opuesta un gesto de minimización. Lo minúsculo 
de la fotografía se ve compensado y activado por la escogencia de un 
marco desproporcionadamente grande. “Lugar — No — Lugar” llama la 
atención por lo vistoso de su marco, y reitera en encantamiento al obligar 
al observador a forzar su mirada en los mínimos detalles de la reducida 
imagen. Como un buen señuelo, la obra atrae y atrapa. Una vez sumido 
en ella, quien posea una sensibilidad afín podrá evocar sus emociones y 
percibir la sensibilidad delicada que la artista propone. 
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XVITI. “Es Arriba como es Abajo” 


de Lwdin Franco 
Por José Leonardo Yances Buelvas 


Los avances tecnológicos nos han permitido descubrir otros mundos 
en escalas menores y mayores al nuestro, en la ciencia hemos podido 
llegar a conocer partículas microscópicas como la célula, los satélites 
nos han permitido tener una visión total de nuestro planeta que hoy en 
día la facilita el Internet, donde se puede además realizar recorridos por 
ciudades a través de imágenes, al momento que podemos alejarnos y 
acercarnos virtualmente a otros lugares a través de esta danza del ir y 
venir constante. 


Mirarnos desde otro punto, lo micro y lo macro, el individuo y la masa, 
son algunas de las dualidades a las que nos invita la obra “Es Arriba 
como es Abajo” de Lwdin Franco, una obra que es como la bisagra de una 
ventana donde habitamos simultáneamente adentro y afuera. 


El dibujo expandido, caracterizado por su prolongación hacia al infinito o 
hasta donde la superficie lo permita, es una manifestación relativamente 
nueva dentro de las artes visuales, en el que la forma tradicional de 
concebir el dibujo se combina con otras técnicas como el performance, 
el video y, en este caso particular, con la escultura, lo que le aporta 
tridimensionalidad a la obra de Franco. El dibujo que realiza sobre 
una pared blanca de la sala, en primer lugar da la sensación de ser una 
estructura orgánica vista a través de un microscopio, que al tiempo te 
lleva a hacer un zoom? para llegar a la materia con la cual está hecha, pues 
al acercarnos a la obra vemos que surge de una tradición artesanal, que 
utiliza la arcilla para fabricar objetos. Por esto, a pesar de ser producciones 
en serie, el artista ha creado prototipos de sujetos que habitan cualquier 
sociedad, preocupándose de esta manera tanto por el individuo como por 
la totalidad de la masa. En total son más de diez mil siluetas humanas en 
terracota que forman un gran grupo que danza en la pared del museo; 
aunque inmóviles evocan el movimiento, el ritual, el andar, los recorridos 
que dan cuenta del residir constante de nuestra especie. 
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Si bien la danza expuesta remite al rito mágico, el contexto de la obra está 
del otro lado, subrayando una dualidad en que la masa humana es una 
gran marioneta de diversas ideologías que hacen el papel del titiritero. 
Se cuestiona así la manera como nos organizamos y obedecemos a 
situaciones que organismos o sujetos de poder nos imponen, como 
canalizadores de ideologías, suscitando una mirada ético — política de 
la condición humana que devela lo que subyace, más allá de los juicios 
de valor, sin prescribir cómo debe organizarse o actuar la masa. Sólo 
muestra lo que sucede en ella, que no es otra cosa que la búsqueda por 
conservar y garantizar ese orden, donde el hombre es la medida que 
participa y observa sin salirse de éste. Como dice el artista sobre su obra: 


“La individualidad parece ser entonces solo una ilusión, un espejismo. 
Vibramos al compás de la música de las masas, a veces estridente, 
a veces mansa y bajo esta óptica los grandes hombres parecen ya 

marionetas del azar.” 





Y vih a 
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XIX. “Adentro/Afuera — Adhesión/Inmersión. 
Exhausión. Falsos Desarrollos de Curvaturas 


Positivas”, de César del Valle 
Por Diana Arango-Villa 


“Adentro / afuera — adhesión / inmersión” pretende presentar un fenómeno, 
un simulacro, poniéndonos en un punto medio entre la ficción y la realidad, 
en donde diversos opuestos están presentes. La obra comienza con una 
serie de dibujos -cinco imágenes-, cada una en su correspondiente soporte 
de papel, en las cuales se desarrolla una transición de un cuadrado a un 
octodecágono, terminando con un objeto escultórico —hetoexecontadiedro, 
llamado así por tener 162 caras-: una esfera de un metro de diámetro 
aproximadamente, construida en papel, cubierta con una densa capa de 
grafito -o carboncillo-, suspendida de una cuerda en una torre-grúa, que 
al estar ligada a un brazo mecánico, procura su movimiento a modo de 
péndulo, pretendiendo derribar la pared que se encuentra a su derecha, 
pegando repetidos golpes, dejando su huella. 


En relación al dibujo, el profesor José Luis Llano, en su texto “Estrategias 
de dibujo en el arte contemporáneo”, dice: “fue para los cuadros del 
earthworks la forma de conseguir una experiencia espacial que supliera 
la falta de la memoria de lo que llama Robert Morris la modalidad del yo, 
un elemento más con el qué intentar cerrar la herida de nuestra oposición 
con la naturaleza”. Por su parte, el artista Cesar del Valle expresa que 
“an la revisión a mi obra es notable que los dibujos hacen un recorrido de 
adentro hacia afuera, empezando desde el espacio imaginario al interior 
del papel, pasando a estar sobre él, para luego escapar a la pared hasta 
lograr habitar la arquitectura (...) también llegó el pensamiento de que la 
manera en que un dibujo podría escapar de allí sería rompiendo la pared”. 


Así pues, Del Valle, con una técnica tradicional como es el dibujo, pasa a 
la pared, en este caso con una falsa esfera, en donde el grafito adherido 
al papel se convierte en habitante de éste; habita la esfera, la cual a su 
vez habita el espacio con su inútil esfuerzo de romper la pared dejando 
sólo la huella, la cual pasa a residir en la pared. Con esta esfera se aplica 
el concepto de la exhausión, su evolución de lo bidimensional a lo 
tridimensional, del dibujo al objeto escultórico; sucediendo ese “tratar 
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de conseguir una experiencia espacial” de la que habla José Luis Llano 
en el texto ya mencionado, experiencia donde además del realismo de 
la imagen están involucrados el adentro/afuera, adhesión/inmersión, 
quietud/movimiento, sonido/silencio. 


Referencias bibliográficas 
Llano Loyola, José Luis (2006). Las estrategias del dibujo en el arte contemporáneo. (Juan 
José Gómez Molina, coord.). Cátedra, Madrid. 
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XX. Reformas”, de John Mario Ortiz 


Por Margarita María Echavarría R 


Formas limpias y un blanco luminoso ¿Qué vemos en la obra de John 
Mario Ortiz? Una manera simplista de responder a esta pregunta sería que 
vemos una construcción arquitectónica de formas precisas y simétricas, un 
conjunto de puertas blancas con una estructura homogénea, igual en color, 
en dimensiones y profundidades, sin una distinción clara entre una y otra. 





El artista se ha encargado de trasladar el plano arquitectónico a las formas 
tridimensionales de manera literal. Expone los movimientos restringidos 
que tienen los objetos en un plano arquitectónico y cómo éstos elaboran 
figuras predeterminadas, entendibles en un plano de dos dimensiones, 
pero incomprensibles en la tridimensionalidad. ¿Hacia qué lugar giran 
las puertas? El plano ofrece una respuesta precisa. Pero de igual forma 
responde la tridimensionalidad y aún así se nos hace incomprensible este 
nuevo lenguaje. 


Su obra no es para nada simplista, no se queda en el movimiento de 
las puertas y en trasladar un plano. Es compleja y oscura a pesar de su 
color luminoso y celestial. Unas puertas aparentemente sólidas parecen 
flotar. ¿Quién las sostiene? ¿Acaso una pared? ¿O son sostenidas por la 
convención de creer que las puertas siempre están fijas a una pared? Ellas 
se alejan por completo de las convenciones. 


Estas puertas aparentemente estáticas imprimen a su vez una sensación 
de sinuosidad. Las formas lisas y esquemáticas se combinan con las 
formas redondeadas que esconden su cara, que impiden de alguna 
manera ser abiertas, formando un círculo interminable. Podría pensarse 
que son una sola puerta, la misma que viaja entre el espacio y el tiempo. 


Muy acorde con el tema de “Residir, de la ventana hacia adentro, de 
la ventana hacia fuera”, las puertas nos permiten entrar o salir, salir o 
entrar. Pero vemos que esas formas redondeadas son en realidad la 
huella del salir y del entrar. Son el espectro de lo que algún día fue abrirse 
o cerrarse, o la imagen de un sueño. 


Taller de Crítica - 61 





La limpieza en el diseño y el acabado de color “virginal” nos dicen que 
esas puertas no han sido tocadas, no han sido usadas, nadie entra en ellas, 
nadie sale de ellas... parecen gritar. Trasmiten el temor de ser tocadas, 
contaminadas... penetradas. Las puertas enfrentadas unas con otras 
corroboran el recelo de saber que nunca han sido visitadas. ¿A dónde 
llevan estas puertas? La sensación claustrofóbica no se aleja de ellas 
Jamás. Esconden el grito de alguien que quiere escapar, lo sentimos allí 
dentro pero estamos atados. Las formas perfectas y sin tacha esconden a 
su vez el desorden y la provocación. 


Pero hay una esperanza en la puerta solitaria sin oposición, más serena, 
más amplia, más familiar, aunque paradójicamente es la única puerta con 
cerradura. Quizás ella sea la puerta principal de este lugar, la ruta de escape 
de esta obra enfermiza, a la vez convertida en el inicio de esta enfermedad. 
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XXI. Ficciones para una Postura Presente”, de 


Natalia Castañeda 
Por Claudia Elena Zuluaga Idárraga 


“Ficciones para una Postura Presente” comparte una pared de color 
azul claro que actúa como fondo para una pintura en bastidor, en esta 
ocasión no situada a la altura regular del espectador. Estos elementos 
soportan la mirada de dos sillas ubicadas al frente, la primera en uso 
de un extraño ser que imita la apariencia de piedra y así mismo genera 
una idea cercana al cuerpo humano; la otra permanece vacía esperando 
la presencia del espectador. Con este panorama nos adentramos en el 
escenario de la obra de Natalia Castañeda, donde la bidimensionalidad 
de la pintura se transforma con la articulación de objetos, junto al 
espacio habitado por la obra que se extiende al lugar del espectador 
incluyéndolo como parte de ella. 


Distinguiendo la presencia de múltiples elementos comenzamos a 
establecer relaciones entre uno y otro para entender la obra como 
escenografía que ofrece un conjunto donde cada cuerpo expuesto se 
conecta y comunica sobre asuntos que desde la ubicación, el color y la forma, 
permiten descubrir ese universo visual planteando la pregunta por el espacio, 
lo bidimensional, lo tridimensional, la materia, el paisaje. El bastidor, como 
punto principal de atención, ofrece la imagen de múltiples tejidos de color 
que quizás representan una gran montaña nevada; paisaje difuso y a la vez 
evidente gracias a la construcción de manchas desde la superposición de 
pinceladas. Sin embargo, es importante girar nuestra atención y recordar la 
sorpresa del encuentro de la pintura no suspendida sobre la pared, alejada del 
suelo y a una distancia visual convencional sino, en esta ocasión, soportada 
por una pequeña lata dispuesta sobre una piedra y, en el extremo izquierdo 
un cuerpo cúbico. Ahora el bastidor, en una proximidad estrecha con el 
suelo, crea la pregunta por el paisaje que visualizamos en la tela y dispara el 
cuestionamiento hacia la ruptura del espacio inmaculado propuesto con las 
formas tradicionales de exhibición de la pintura. 


Natalia Castañeda plantea un lugar donde el espectador se convierte en 


parte de la obra con la presencia de la silla vacía, pero al mismo tiempo le 
pregunta por su cuerpo y la postura frente a la contemplación del espacio 
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del paisaje y de su entorno, al situar muy próxima la siguiente silla que 
carga a un extraño ser semejante en su textura a la apariencia de la piedra. 
A su vez genera reflexiones en torno a la estática mirada del mundo, al 
cuerpo adormecido ante el universo que lo invade. El ambiguo personaje 
divisando un paisaje propone la oportunidad para despertar los cuerpos 
y ubicarlos como parte activa del universo. 


“Ficciones para una Postura Presente rompe la presencia estática de la pintura 
y establece la apropiación del espacio que interviene e integra el escenario 
bidimensional creando quizás espacios ficticios donde el espectador, desde 
su propia experiencia, observa e igualmente se mira a sí mismo inmerso 
entre la pintura y la tridimensionalidad. Caminando en la misma línea del 
planteamiento curatorial, Residir: de la ventana hacia adentro, de la ventana 
hacia fuera”, esta obra construye reflexiones desde ese mismo adentro y afuera, 
al compartir una escenografía que si bien habla desde la contemplación del 
paisaje y las múltiples miradas que emite esa acción, conectándose con la 
posición del afuera, también habla de la ventana hacia adentro porque al 
habitar la tridimensionalidad generada con la integración de elementos en 
el espacio se edifica un nuevo escenario para reflexionar interiormente sobre 
esas posturas, miradas, encuentros con el entorno, el paisaje; ese paisaje de 
masas y densidades corpóreas olvidadas o quizás invisibles ante las miradas 
inmóviles y percepciones despreocupadas del mundo. 
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